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Afrodite 


□ Ac()po6n:r|, (da à<}>pó<;, "spuma del mare": cfr Esiodo, Teogonia, 188-206) indica, nella 
religione greca, la dea dell'amore, della bellezza, della fertilità. 

□ Forse di origine orientale, la sua figura fu ellenizzata già al tempo di Omero [cfr. Odissea Vili, 
363] dove si cita come sua origine il santuario di Pafo nell'isola di Cipro. 

□ Secondo la tradizione prevalente Afrodite sarebbe la madre delle Tre Grazie (Cariti, Xàpicec;): 

1. Aglaia, splendore 

2. Eufrosine, gioia 

3. Talia, prosperità [cfr. lat.: Laetitia uberrima. Cfr. cin.: j.:-méi, bellezza (méi xué, )i'7 ;; «studio 
della bellezza», «estetica») dove il carattere H , indicando graficamente la stilizzazione di un 
montone, evoca l'idea di prosperità] 












Roccia di Afrodite 

(risxpa tou Piopiou, "Roccia dei Romani") 

Pafo, Cipro, dove, secondo la Teogonia di Esiodo, emerse Afrodite 













Afrodite 




Afrodite di "Cnido" 

copia romana di un originale di Prassitele (IV secolo a.C.). 

Museo nazionale, Roma 


Venere di Milo 

di Alessandro di Antiochia (130 a.C.) 

Louvre, Parigi 








Le Tre Grazie 


Raffaello 

Tre Grazie (1503-1504) 
Museo Condé di Chantilly 


Antonio Canova 

Tre Grazie (1813-1816) 
San Pietroburgo, Ermitage 

































Pitagora di Samo (570-495a.c.) 

bellezza come armonia 


□ Per i Greci 'bellezza' equivaleva soprattutto ad 'armonia' (àppovla, da àppó^co, "compongo, 
accordo") in qualunque modo si manifestasse: nell'ordine dei numeri, nella moderazione della 
vita quotidiana, onell'ordine dei suoni: 

□ "Si narra che il filosofo-mago-scienziato avesse scoperto per caso il fondo numerologico, 
matematico dell'armonia musicale. Passando davanti all'officina di un fabbro, egli sarebbe 
rimasto colpito dal modo in cui i martelli dell'artigiano, battendo il ferro sull'incudine, riuscivano 
a produrre echi perfettamente in accordo tra loro. E soprattutto fu sorpreso della corrispondenza 
tra rapporti numerici semplici e consonanze sonore". (Diogene Laerzio, Vite dei filosofi, Vili, I). 

□ Pitagora tradusse in pratica questa intuizione costruendo un monocordo; tendendo una corda fra 
due ponticelli e ponendo una stanghetta al centro della corda (1:2), ricavò l'ottava. Ponendo 
un'altra a 2/3 della lunghezza della corda, stabilì l'intervallo di 5a. Sistemando a 3/4 un'altra 
stanghetta, trovò l'intervallo di 4a. E definì 'tono' la distanza, in termini di altezza, fra la 4a e la 5a. 
Per Pitagora "Bello è contemplare l'intera volta celeste e bello è riconoscere l'ordine degli astri 
che si muovono in essa" (Giamblico, La vita pitagorica, XII, 59). 







Esempi di armonia in scultura 


Apollo 'Belvedere' 

copia romana di una statua in bronzo 
di Leocares (350-325 a.C.) 


Bronzi di Ri ace 
(V° sec. a. C.) 

Museo archeologico, Reggio Calabria 

















Esempi di armonia 


Tempio della Concordia (IV° sec.a.C.) 

Agrigento 


in architettura 


Tempio di Atena (IV° sec.a.C.) 

Paestum 




































Apollo ed Artemide 

coppa attica a figure rosse 470 a.C., Louvre 





































Esempi di armonia nell'arte della ceramica 


Kylix di Euergides (circa 500 a.C.) 

British Museum, Londra 


Kylix a fondo nero 
Museo di Bologna 














Platone (428-348) 

Simposio, 203 b-c 


La nascita di Eros 

«E 1 una lunga storia - mi disse Adesso te la racconto. Il giorno in cui nacque 
Afrodite, gli dèi si radunarono per una festa in suo onore. Tra loro c'era Poros, il 
figlio di Metis. Dopo il banchetto, Penìa era venuta a mendicare, com'è naturale in 
un giorno di allegra abbondanza, e stava vicino alla porta. Poros aveva bevuto 
molto nettare (il vino, infatti, non esisteva ancora) e, un po' ubriaco, se ne andò nel 
giardino di Zeus e si addormentò. Penìa, nella sua povertà, ebbe l'idea di avere un 
figlio da Poros: così si sdraiò al suo fianco e restò incinta di Eros. Ecco perché Eros è 
compagno di Afrodite e suo servitore: concepito durante la festa per la nascita 
della dea, Eros è per natura amante della bellezza - e Afrodite è bella». 







Platone, Simposio, 210 a-d 


«Chi inizia il cammino che può portarlo al fine ultimo, sin da giovane deve essere attento alla bellezza fisica. 
In primo luogo, se chi lo dirige sa indirizzarlo sulla giusta strada, si innamorerà di una sola persona e troverà 
con lei le parole per i dialoghi più belli. Poi si accorgerà che la bellezza sensibile della persona che ama è 
sorella della bellezza di tutte le altre persone: se si deve ricercare la bellezza che è propria delle forme 
sensibili, non si può non capire che essa è una sola, identica per tutti. Capito questo, imparerà a innamorarsi 
della bellezza di tutte le persone belle e a frenare il suo amore per una sola: dovrà imparare a non valutare 
molto questa prima forma dell'amore, a giudicarla di minor valore. Poi, imparerà a innamorarsi della bellezza 
delle anime piuttosto che della bellezza sensibile: a desiderare una persona per la sua anima bella, anche se 
non è fisicamente attraente. Con lei nasceranno discorsi così belli che potranno elevare i giovani che li 
ascoltano. E giunto a questo punto, potrà imparare a riconoscere la bellezza in quel che fanno gli uomini e 
nelle leggi: scoprirà che essa è sempre simile a se stessa, e così la bellezza dei corpi gli apparirà ben piccola al 
confronto. Dalle azioni degli uomini, poi, sarà portato allo studio delle scienze, per coglierne la bellezza, gli 
occhi fissi suN'immenso spazio su cui essa domina. Cesserà allora di innamorarsi della bellezza di un solo 
genere, d'una sola persona o di una sola azione - una forma d'amore che lo lascia ancora schiavo - e rinuncerà 
così alle limitazioni che lo avviliscono e lo impoveriscono. Orientato ormai verso l'infinito universo [l'ampio 
mare] della bellezza, che ha imparato a contemplare, le sue parole e i suoi pensieri saranno pieni del fascino 
che dà l'amore per il sapere. Finché, reso forte e grande per il cammino compiuto, giungerà al punto da fissare 
i suoi occhi sulla scienza stessa della bellezza perfetta, di cui adesso ti parlerò.» 






Plotino 

Enneadi, 1,6 


«E se uno allora vede quello [il bello in sé] che elargisce i suoi doni a tutte le cose e che 
rimanendo in sé senza accogliere in sé alcunché, se uno lo vede e permane in tale visione gode di 
esso divenendogli simile, di quale bellezza potrà ma sentire la mancanza? Perché questa stessa che 
è bellezza al massimo grado, bellezza in sé e originaria, fa diventare belli i suoi amanti e li rende 
degni d'amore. E qui una lotta enorme ed estrema attende l'anima, e per vincerla si consuma l'intero 
travaglio al fine di non rimanere esclusi dalla visione migliore. Chi la consegue è beato perché 
contempla una visione beata; del tutto sventurato è invece chi non la consegue. Perché sventurato 
non è chi non consegue colori e corpi belli, e neppure chi non consegue potenza, cariche o regni, ma 
colui che non consegue questo e solo questo, e per conseguirlo bisogna rinunciare ai regni e ai 
domini della terra intera, del mare e del cielo, se quando uno abbandona queste cose e le disdegna, 
può volgersi ad esso e vederlo.» 

Sul Bello (Enneade !, 6), trad. di D. Susanetti, Padova, Imprimitur 1995 ) 






Sublime antico 


'Sublime' dal latino sublimis = sub + limen, «soglia» = "al limite" 

□ Pseudo Longino, «n£pi''Yi|jouq», Del sublime, (tr. di F. Donadi, Rizzoli 1991): è un trattato sulle 
capacità di esprimere situazioni al limite del linguaggio. Il silenzio come soluzione estrema: cfr. il 
silenzio di Aiace nell'XI canto dell' Odissea, quando, tra le anime dei morti, Ulisse incontra Aiace 
Telamonio e tenta di superare antichi rancori, ma Aiace non risponde e si allontana in silenzio. 

□ Il sublime nell'arte: pause in musica, spazi vuoti in architettura, sfondi in pittura [cfr. oro delle 
icone russe; bianco nei sumi-e giapponesi] 

□ I caratteri fondamentali del sublime sono: 

1. fantasia che produce sorpresa (thaumastòn, cfr. Cap. XV, e Cap. XXXVj 

2. la forma eccelle quando nasconde di essere forma (cfr. Cap. XVII) - [cfr. pittura cinese] 

3. la patina antica, euplneia (cfr. Cap. XXX) - [cfr. l'idea giapponese di wobi sobi] 






Sublime antico 

Lacoonte 

di Agesandro, Atanodoro e Polidoro, I sec. d.C. 

Musei Vaticani 













Sublime moderno 


□ 1757: BURKE, A philosophical Enquiry into thè 
Origins of Our Ideas of thè Sublime and Beautiful : 

I sentimenti indotti dal sublime sono la distanza 
(Parte II); e l'eccitazione (Parte IV) 

□ 1790: KANT, Critica del giudizio: 

II sublime matematico è indotto, per es., dalla 
vastità del cielo stellato: ciò che si vede va oltre le 
nostre capacità sensibili e ci invita ad immaginare 
più di quello che si vede. 

Il sublime dinamico è indotto, per es., dalla visione 
di una tempesta. Ciò che ci turba non è un'infinita 
vastità, ma un'infinita potenza. 

A dx.: C. D. Friedrich, Viandante sul mare di nebbia 
(1818) Kunsthalle, Amburgo. 







La questione degli Antichi e dei Moderni 


1620: Alessandro Tassoni pubblica l'edizione definitiva di Pensieri diversi con 
l'aggiunta di un X° libro intitolato Paragone degl'ingegni antichi e moderni. 
Tassoni evidenzia la superiorità dei moderni nella politica, nelle scienze, nelle 
arti, nelle lettere, e in ogni attività umana. 

□ La questione degli Antichi e dei Moderni venne ripresa in Francia: 

1670: il poeta Jean Desmarets de Saint-Sorlin pubblica Comparaison de la langue et 
de la poésie frangaise avec celle des Grecs et des Latins (1670), dove sminuisce il 
valore di Omero e di Virgilio. 

1688: Charles Perrault pubblica Parallèle des Anciens et des Modernes in cui 
considera Versailles migliore di Atene, i pittori italiani migliori degli antichi, e 
critica Virgilio, Orazio e soprattutto Omero. 

□ La questione degli Antichi e dei Moderni proseguì con la celebre disputa tra 

Classicismo o, meglio, tra Neo-classicismo e Romanticismo. 






NEO CLASSICISMO 


Opposizioni sempre componibili 

Tensione alla sintesi tra particolari e universale 

KANT: Critica della ragion pura 
Figura umana come primario oggetto d’arte 

Misura come canone 
Armonia e stabilità 
Completezza 
Equilibrio 

Pace, contentezza, intensità 
Presenza: 

nel tempo : ogni momento come eterno; ora (nunc) 
nello spazio : ogni luogo come infinito; qui (, hic ) 


ROMANTICISMO 


Equilibri precari, sempre minacciati di rovina 

Tensione a superare ogni sintesi 

HEGEL: Fenomenologia dello spirito 
Natura e storia come primari oggetti d’arte 

Natura come energia infinita 
Caos ed incertezza 
Dissonanza 
T rasformazione 

Durata, tensione, conflitto e inquietudine 
Lontananza: 

nel tempo passato (nostalgia, rovine) e futuro 

(speranza, resurrezione) 

nello spazio : esplorazioni e conquiste 
























NEO CLASSICISMO 


Conoscere se stessi come parte della natura 


Socialità e comunità universale 


Il linguaggio dà forma alle cose 


Linguaggio esprime un pensiero compiuto 


Centralità del verbo e del sostantivo 


Epopea 


Arte plastica (scultura e architettura) 


Schiller/Goethe 


Apollineo: Apollo dà forma a Dioniso 


ROMANTICISMO 


Introspezione: viaggio alPinterno di se stessi 
Solitudine e comunità particolare 
Il linguaggio forma (crea) le cose 
Linguaggio esprime un pensiero in fieri 
Centralità del verbo e dell’aggettivo 
Lirica 
Musica 

Holderlin/Kleist 


Dionisiaco: Dioniso spezza le forme di Apollo 























L’estetica tra neoclassicismo e romanticismo 


Autori fondamentali: 

□ BAUMGARTEN, Aesthetica, (1750-58) in 2 volumi, incompiuta 

□ BURKE, Un'indagine filosofica sull'origine delle nostre idee di Sublime e Bello (1757) 

□ KANT, Critica del Giudizio (1790) 

□ SCHILLER, Kallias , o della bellezza (1794); Lettere sull'educazione estetica dell'uomo (1795); 
Sulla poesia ingenua e sentimentale (1795) 

□ HEGEL, Estetica (1835) 





Alexander Gottlieb Baumgarten (1714 -1762) 

Aesthetica 


□ Baumgarten divise la teoria della conoscenza in due parti: la logica che riguarda la 
conoscenza intellettuale e l'estetica (da aisthesis', sensazione), termine che usò per la 
prima volta in filosofia riferendolo alla conoscenza sensibile e alla "teoria del bello e delle 
arti liberali». 

□ Baumgarten definisce l'estetica "gnoseologia inferior" e "arte del pensare in modo bello" 
(Estetica, § 1) che coinciderebbe con la poesia, intendendo la poesia come un analogo della 
ragione' e come prima testimonianza della naturale tendenza dell'uomo verso la bellezza 
sensibile ed artistica. 

«L'estetica (teoria delle arti liberali, gnoseologia inferiore, arte del pensare in modo 
bello, arte dell'analogo della ragione) è scienza della conoscenza sensibile.» 

(Aesthetica, § 1) 

L'estetica è quindi: 

1. finsieme delle arti liberali; 

2. la fonte di conoscenze vere, ma non di tipo logico; 

3. finsieme delle discipline che hanno come tema la bellezza; 

4. un analogo (e non l'opposto) dell'attività logica. 





Edmund Burlce (1729-1797) 

Un'indagine filosofica sull'origine delle nostre idee di Sublime e Bello (1757) 


□ In A Philosophical Enquiry into thè Origin of Our Ideas ofthe Sublime and Beautiful Burke 
sostiene che il Bello è ciò che è ben formato ed esteticamente gradevole, mentre il Sublime 
è ciò che si impone per la grandezza o forza. La preferenza del Sublime rispetto al Bello 
rappresenta il passaggio dal Neoclassicismo al Romanticismo. Secondo Burke lorigine delle 
idee di bello e di sublime vanno definite a partire dalle cause che, seguendo Aristotele, 
vanno suddivise in cause formali, materiali, efficaci (efficienti) e finali: 

1. la causa formale della bellezza è la passione d'amore; 

2.la causa materiale riguarda le caratteristiche degli oggetti, come la grandezza o la delicatezza 

dell'oggetto; 

3. la causa efficiente è, ad esempio, la calma o 1 ebbrezza che l'oggetto provoca in noi; 

4. la causa finale è la provvidenza divina. 

Anche per il Sublime vale la stessa suddivisione: 

1. la causa formale è la paura (soprattutto la paura della morte); 

2. la causa materiale è Fimmensità dell'oggetto; 

3. la sua causa efficiente è la tensione-inquietudine che trasmette; 

4. la causa finale è Dio. 





Immanuel Kant (1724-1804) 

Critica del giudizio, 1790 (il Bello) 


□Il giudizio estetico trova una finalità negli oggetti belli, nel senso che gli oggetti belli 
sembrano essere fatti al fine di suscitare emozioni estetiche nel soggetto che fruisce dell’opera 
d’arte. Il Bello, quindi, non è una qualità delle cose, ma è il carattere che alcuni individui 
attribuiscono ad alcune cose: nel giudizio estetico si esprime la bellezza di un'opera o di un 
paesaggio basandosi su un accordo tra un oggetto sensibile e l'esigenza di libertà. Nel giudizio 
di gusto si ha un «libero gioco di immaginazione ed intelletto»: l'immaginazione conferisce 
libertà alla percezione estetica, l'intelletto fornisce ‘legalità (regolarità) all'immaginazione, 
senza la quale essa sarebbe "fantasticheria fine a sé stessa" ( Schwarmerei ) e insensatezza 
(Unsinn ). La contemplazione di oggetti belli educa il gusto estetico, nel senso che abitua al 
riconoscimento della loro bellezza. 

□ Il Bello è diverso dal piacevole , perché non cambia da individuo a individuo; dal vero, 
perché non ha valore conoscitivo; e dal bene , perché non impone alcun dovere morale. 

□ Il giudizio di gusto si articola in quattro momenti: 

1. Secondo la Qualità : senza alcun interesse [§§ 1-5] 

2. Secondo la Quantità : come se fosse valido per tutti (carattere dell’universalità) [§§ 6-9] 

3. Secondo la Relazione : senza alcuna una finalità (o idea di perfezione) [§§ 10-17] 

4. Secondo la Modalità : esige l'ipotesi di un senso comune [§§ 18-22] 





Immanuel Kant 

Critica del giudizio, 1790 (il Sublime) 


□ « Il sentimento estetico del sublime è un piacere o senso di esaltazione che segue a un 
senso di depressione delle nostre energie vitali. Il piacere del sublime è diverso da quello del 
bello; questo infatti produce direttamente un sentimento di esaltazione della vita; quello 
invece è un piacere che ha solo un’origine indiretta, giacché esso sorge dal sentimento di un 
momentaneo arresto delle energie vitali, seguito da una più intensa loro esaltazione» (§ 23) 

□ Il sublime può essere: 

1 . matematico, quando si è in presenza di fenomeni di smisurata grandezza; 

2 . dinamico, quando si è in presenza di fenomeni di smisurata potenza naturale. 

□ Mentre il Bello deriva dal libero gioco tra immaginazione ed intelletto, il Sublime deriva 
dalfincommensurabilità tra immaginazione ed intelletto, e quindi determina un senso di 
sudditanza ed un sentimentodi "rispetto" ( Achtung ). 

□ In un secondo tempo, tuttavia, il senso dell’impotenza umana rivela per contrasto la 
superiorità della coscienza che comprende’ i fenomeni smisurati. 





Friedrich Schiller (1759-1805) 


□Ka//zas, o della bellezza (1794): Schiller riprende l'estetica di Kant ed elabora l'idea di "libertà 
nel fenomeno" ( Freiheit in der Erscheinung). 

□Lettere sull'educazione estetica delluomo (1795): tenta di trovare un armonia tra le facoltà 
umane superando le opposizioni presenti nel pensiero di Kant (imperativo 
categorico/inclinazione; intelletto/sensibilità). Anche il contrasto tra impulso alla vita e 
impulso alla forma può essere superato: mediante l'educazione alla bellezza. 

□Su//a poesia ingenua e sentimentale (1795): la poesia ingenua è propria del poeta che vive 
spontaneamente un rapporto armonico con la natura; la poesia sentimentale è invece 
propria del poeta che in modo intenzionale e riflessivo tenta, invano, di raggiungere la natura 
come condizione ideale. In base a questa distinzione Schiller considera i poeti antichi 
prevalentemente ‘ingenui' perché ignari di quei contrasti tra anima e corpo, tra spirito e 
materia, sopravvenuti con il Cristianesimo. Tuttavia i poeti antichi come Euripide, Tibullo e 
Virgilio vengono intesi da Schiller come poeti sentimentali’; e, d'altra parte, alcuni grandi 
poeti moderni come Shakespeare e Goethe, vengono intesi come ‘ingenui'. 





G. W. F. Hegel (1770-1831) 

Estetica (Vorlesungen iiber dieÀsthetik, 1835) 


□ L’estetica intesa come «filosofia dell’arte bella», perché esclude il bello naturale, in quanto 
«qualsiasi cattiva idea che venga in mente all’uomo sta anzi più in alto di qualunque 
prodotto della natura, poiché in esso è sempre presente la spiritualità e la libertà» (I,i) 

□ «L’arte non arreca più quel soddisfacimento dei bisogni spirituali che in essa hanno cercato 
e solo in essa hanno trovato epoche e popoli precedenti. (...) Sono trascorsi i bei giorni 
dell’arte greca, come pure l’età d’oro del basso Medioevo. La formazione riflessiva della 
nostra vita odierna ci crea il bisogno, sia in relazione alla volontà che al giudizio, di fissare 
punti di vista generali e di regolare di conseguenza il particolare, cosicché forme universali, 
leggi, doveri, diritti, massime valgono come motivi determinanti e sono ciò che 
fondamentalmente ci guida» (...) «Perciò il nostro tempo, per la sua situazione generale, 
non è favorevole all’arte» (1,2) 

□ Parte Prima: L’idea del belloartistico 
□ Parte Seconda: Forme d’arte: simbolica, classica,romantica 
□ Parte Terza: Il sistema delle singole arti 





classicismo 


□ da: Classis «classe scolastica». Per Quintiliano: classicus auctor è uno scrittore di prima classe, ossia 
‘esemplare’. Dopo la fine dell’impero romano (V e VI sec.) il termine classicus si accompagna alla 
nostalgia per l’epoca greco-romana (cfr. Marziano Cappella, Fulgenzio, Boezio). 

□ Il Medio Evo valuta l'età classica come epoca eccellente (es.: Dante si fa guidare da Virgilio), ma non 
esemplare, a causa del Paganesimo e dell’assenza della Rivelazione Cristiana. 

□ L’Umanesimo e il Rinascimento, rivalutando l’epoca classica, ritengono necessario andare alle fonti, 
studiando greco e latino. L’epoca classica, benché lontana e conclusa, va presa a modello: 

1. nelle arti: per la scultura (cfr. Michelangelo), per la pittura (cfr. Raffaello), per l'architettura (cfr. 
Bramante); per la letteratura (cfr. la Poetica di Aristotele come fonte di canoni per produrre e valutare 
ogni opera letteraria: Trissino, Speroni, Castelvetro,Robortello); 

2. nella politica (cfr. Machiavelli); 

3. nella filosofia (Platonismo e Neoplatonismo: cfr., in particolare, Marsilio Ficino, 1433-1499). 





neoclassicismo 


□ Il neoclassicismo, da considerarsi come un secondo momento del classicismo, si sviluppa tra la 

seconda metà del 1700 e il 1815-16. 

□ La diffusione del Neoclassicismo ebbe un enorme impulso con gli scavi archeologici di Pompei 
ed Ercolano: 1738-1765. 

□ J. J. Winckelmann (Storia dell'arte dell'antichità, 1764) è il massimo teorico del Neoclassicismo. 
Ritiene che i Greci abbiano raggiunto la perfezione artistica, in particolare nella scultura. Di qui 
la necessità di ritornare a quella perfezione imitando esempi di una bellezza priva di intenzioni 
realistiche e naturalistiche, in prevalenza formale e razionale. 

□ Il Neoclassicismo ha avuto il pregio di riscoprire la grandezza dell'arte e della cultura classiche, 
ma è stato spesso utilizzato per giustificare retoriche neoclassiche, celebrative ed accademiche: 
(es.: Napoleone fece del neoclassicismo un mezzo ideologico per richiamarsi alla democrazia 
ateniese ealla repubblica romana). 





J. J. Winckelmann 

(1717-1768) 











Johann Joachim Winclcelmann 


«La generale e principale caratteristica dei capolavori greci è una nobile semplicità e una 
quieta grandezza, sia nella posizione che nell'espressione. Come la profondità del mare che 
resta sempre immobile per quanto agitata ne sia la superficie, lespressione delle figure 
greche, per quanto agitate da passioni, mostra sempre un anima grande e posata. » 

Pensieri sull’imitazione delle opere greche nella pittura e nella scultura , 1756 

«Fra tutte le opere dellàntichità scampate alla rovina la statua di Apollo esprime il sommo 
ideale artistico. L'autore ha creato quest'opera seguendo fedelmente l'ideale, utilizzando la 
materia solo per quanto gli era indispensabile a rendere concreta e visibile la sua ispirazione. 
Questa statua di Apollo sopravanza ogni altra raffigurazione della divinità così come l'Apollo 
di Omero s'innalza sopra quello cantato dai poeti che gli sono succeduti.» 

Storia dell’arte nell’antichità , 1764 





Antonio Canova 

(Possagno, 1757 - Venezia, 1822) 


«Ho veduto i marmi provenienti dalla Grecia; dei bassorilievi di già voi e anche io ne 
avevamo un' idea dalle stampe, da qualche gesso, da qualche pezzo di marmo 
ancora; ma delle figure in grande, nelle quali l'artista può far mostra del suo vero 
sapere, non ne sapevamo nulla. Se è vero che queste sieno opere di Fidia, o dirette 
da lui, o che egli vi abbia posto la mano per ultimarle, queste insomma mostrano 
chiaramente che i grandi maestri erano veri imitatori della bella natura. Niente 
avevano di affettato, niente di esagerato, niente di duro, cioè di quelle parti che 
chiamerebbero di convenzione o geometriche. Le opere di Fidia sono vera carne, 
cioè bella natura.» 

Lettera di Antonio Canova ad A. Chr. Quatremère de Quincy, in 
Tre Lettere Artistiche inedite, Firenze, Palagi 1875, PP- 9 -11 * 





A. Canova 


Ercole e Lica y 1795 
G.A.M. Roma 



Le Tre Grazie, 
Hermitage 






























Raffaello 

Parnaso, 1510-11, Musei vaticani 































Anton Raphael Mengs (1728-1779) 
Parnaso, 1761, Villa Albani, Roma 















































Andrea Palladio 

(Andrea di Pietro della Gondola, 1508-1580) 

Villa Capra, «La Rotonda», Vicenza, 1566 























Bramante (1444-1514 ) 


□Come Raffaello costituì un modello per 
i pittori neoclassici (vedi Mengs), così 
Bramante costituì - soprattutto con 
l’opera «Tempietto di S. Pietro in 
Montorio» (1502, Roma) - un modello 
per l’architettura neoclassica 
□ In particolare fu un modello per il 
Palladio che, a sua volta, divenne il 
maestro paradigmatico dello stile 
neoclassico internazionale GB, Usa, 
Francia, ecc.) 















Woburn Abbey, Bedfordshire, 1746 

arch. Henry Flitcroft 




















































British Museum, Londra, 1753-1759 



























































































































Grand Théàtre, Bordeaux, 1780 




















Campidoglio, Washington, 1793-1811 




























































Thomas Jefferson (1743-1826) 

Università della Virginia, Charlottesburg (1817) 





































Jacques-Louis David 

(Parigi, 30 agosto 1748 - Bruxelles, 29 dicembre 1825) 


□ Nel 1775 David vinse il «Prix de Rome» che gli permise di raggiungere l'Italia, dove soggiornò 
studiando l'arte classica e l'arte rinascimentale (Michelangelo, Raffaello e Caravaggio). 

□ Il 17 luglio 1791 fu tra i firmatari della petizione che chiedeva la decadenza di Luigi XVI. Nel 1792 
le sue posizioni politiche si radicalizzarono: il 15 aprile organizzò la sua prima festa 
rivoluzionaria in onore delle guardie svizzere di Chàteauvieux che si erano ammutinate a Nancy. 
Il suo sostegno a questa iniziativa provocò la rottura con elementi liberali moderati, come André 
Chénier e Madame deGenlis. 

□ Partecipò attivamente agli eventi rivoluzionari e poi all’epopea napoleonica. Dopo la disfatta di 
Waterloo, si rifugiò in Svizzera e tentò, invano, di trovare accoglienza a Roma. 

□ Il suo ultimo dipinto mitologico fu Marte disarmato da Venere e le Grazie , esposto nell'aprile del 
1824. 







David 




Giuramento degli Orazi, 1785 

Louvre 

Le Sabine, 1795-1798 

Louvre 













David 


Incoronazione di Napoleone, 1808 

Louvre 
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Marte disarmato da Venere, 1824 
Bruxelles 




















Jean-Auguste-Dominique Ingres (1780-1867) 


□ Ingres fu dapprima allievo del pittore Guillaume Joseph Roques che gli 
trasmise l’ammirazione per la pittura di Raffaello. Coltivò anche la passione 
musicale col sostegno del violinista Lejeune, e divenne secondo violino 
dell'orchestra di Tolosa. 

□ A Parigi fu allievo di David, ma le sue opere vennero a lungo criticate, tanto 
che nel 1806 si trasferì a Roma. Dopo anni di delusioni e di miseria - 
compensate dalla passione musicale e dall’amicizia di Paganini - nel 1820 si 
trasferì a Firenze. 

□ Il successo giunse soltanto con L’Apoteosi di Omero esposta al Salon del 1824, 
opera che divenne il manifesto del neoclassicismo in pittura. 





Ingres 


Napoleone sul trono , 1808 
Musése de TArmée 





Edipo interroga la Sfinge 
Louvre 



















Ingres 


Apoteosi di Omero, 1826-1827 
Manifesto del neoclassicismo 



La sorgente 
Orsay, Parigi 





























romanticismo 



Pittura 








Johann Heinrich Fùssli (1741-1825) 


□ Avviato alla carriera ecclesiastica dal padre antiquario, a ventanni divenne ministro della chiesa 
evangelica riformata (zwingliana). 

□ Nel 1762 fu costretto, per motivi politici, a lasciare Zurigo e a rifugiarsi in Germania e poi in 
Inghilterra dove prese il nome Henry Fuseli e conobbe sir Joshua Reynolds (fondatore della 
Royal Academy) che lo convinse a intraprendere l'attività pittorica. 

□ Nel 1770, a Roma, rimase impressionato dal Michelangelo della Cappella Sistina. Dopo nove 
anni di soggiorno romano, ritornò in Svizzera dove realizzò il Giuramento dei tre confederati sul 
Rudi. 

□ Rientrato a Londra, nel 1781 dipinse Lmcubo, opera che lo rese famoso. A Londra fondò la 
Milton Gallery dove espose, nel maggio del 1799, quaranta dipinti ispirati alle opere di Milton. 
Ebbe la cattedra di pittura alla Royal Academy. 





Fiissli 

II giuramento dei tre confederati sul Rudi (1779-1780) 


□Il Rudi (in ted.), Grutli (in italiano e 
francese) è uno slargo erboso che si affaccia 
sul Lago dei Quattro Cantoni, nel territorio 
del comune di Seelisberg (Canton Uri). 

□Qui, il 1 9 agosto 1291 fu pronunciato il 
giuramento di alleanza tra i cantoni di Uri, 
Svitto e Untervaldo (detti Waldstàtte) che 
costituì l’atto di fondazione della 
Confederazione svizzera. 

















Fiissli 


The Nightmare, 1781 
Detroit Institute of Arts 



Nachtmahr (1790-1791) 
Goethe Museum, Frankfurt 








Jean-Louis André Théodore Géricault (1791-1824) 


□ Géricault ebbe le prime esperienze pittoriche nell’ambiente neoclassico 
dominato da David e da Ingres. 

□A Roma studiò Leonardo, Michelangelo, Raffaello e Caravaggio. Tornò a Parigi 
nel 1817, dove conobbe Eugène Delacroix, dal quale fu fortemente influenzato. 

□Al Salone d’Autunno del 1819 espose il suo quadro più celebre, La zattera della 
Medusa, illustrazione drammatica di un terribile episodio realmente accaduto il 
2 luglio 2016. 

□In seguito alle critiche e ai dissesti economici, Géricault cadde in depressione, 
ma ciò non gli impedì di realizzare con eccezionale abilità altri dipinti, tra cui 
alcuni ritratti altamente espressivi di individui sofferenti. 





Géricault 

La zattera della Medusa, 1818-1819, Louvre 







Géricault 


L’invidiosa 


L’alienato 









Eugène Delacroix (1798-1863) 


□ Delacroix, fortemente impressionato dall’opera Le radeau de la Medusa dell’amico Géricault, fu 
sollecitato a realizzare La barca di Dante , esposta al Salondel 1822. 

□ Con il Massacro di Scio (1824) e con La Grecia morente sulle rovine di Missolungi (1826) Delacroix 
mostrò, al pari dellamico Géricault, di partecipare in modo appassionato ai temi scelti. Dal punto 
di vista pittorico fu influenzato più da Rubens che da Raffaello, e, per quanto riguarda la scelta 
dei luoghi da rappresentare, più dal Nord Africa che dalla Grecia classica. Del 1830 è la sua opera 
più famosa, La libertà che guida ilpopolo. 

□ Dal 1832, anno del suo primo viaggio in Nord Africa, si ispira a scene di storia e di vita locale. Poi, 
fino alla fine, lavora su commissione pubblica: affresca la biblioteca di Palazzo Borbone e quella 
del Palazzo del Lussemburgo; decora la chiesa di S. Denis con una grande Pietà e dal 1848 al 1850 
dipinge il soffitto della Galleria Apollo al Louvre. Dal 1857 al 1861 lavora alla Cappella di Agnes a 
S. Sulpice. 





Delacroix 

La barca di Dante, 1822, Louvre 






Delacroix 


Il massacro di Scio 
Louvre 



La Grecia morente 
sulle rovine di Missolungi 
Musée des Beaux-Arts Bordeaux 













Delacroix 


La morte di Sardanapalo 


La libertà che guida il popolo 

Louvre 


Louvre 












Delacroix 


Ifanatici di Tangeri 


Donne di Algeri 

Istituto d'Arte di Minneapolis 


Louvre 

















Francisco Goya (1746-1828) 


□ 1770: dopo una serie di insuccessi a Madrid, decise per un viaggio in Italia, dove conobbe Piranesi, 
Fùssli, e la pittura di Salvator Rosa. 

□ Ritornato in patria, ebbe il primo successo con i cartoni per gli arazzi di Santa Barbara (1774- 
1792). Per quasi tutta la vita fu pittore di corte, di ritratti e di scene religiose. Ma dopo il 1792, 
diventato quasi completamente sordo, scelse come temi esperienze di disagi umani individuali e 
collettivi. 

□ Tra il 1797 e 1798 compose gli 80 Caprichos il più celebre dei quali è il 43 0 «Il sonno della ragione 
produce mostri» 

□ Tra il 1810 e il 1820, durante e dopo la guerra con la Francia (1808-1814), produsse le 82 incisioni 
denominate in seguito Los desastres de la guerra. 

□ Dal 1819, con l’avvento del regime borbonico, si trasferì sulle rive del Manzanarre, alla periferia di 
Madrid, dove, dal 1820 al 1823, si dedicò alle “Pitture nere” realizzate ad olio su muro alfinterno 
della sua casa denominata ‘Quinta del sordo’. 





Francisco Goya 


Il cortile dei folli, 1794 
Meadows Museum, Dallas 



Il sonno della ragione genera mostri, 1797 
Biblioteca Nacional de Espana 





























Goya 

I disastri della Guerra , n. 18: “Seppellire e tacere” 












Francisco Goya 

Il sabba delle streghe , 1821-1823, Museo del Prado 
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William Blake (1757-1827) 


□Considerato da alcuni il più grande artista britannico di tutti i tempi, Blake fu celebre come poeta 
e come incisore, ma soprattutto per la forza delPimmaginazione che permea le sue opere poetiche 
e figurative. 

□Nel 1778, dopo esser stato apprendista incisore presso lo studio di James Basire, si iscrisse alla 
Royal Academy, ma entrò subito in polemica col 1 ° Presidente dellAccademia, il classicista Joshua 
Reynolds. 

□Celebre soprattutto come poeta, come artista figurativo divenne famoso per le incisioni prodotte 
per illustrare il Paradiso perduto di Milton, il Libro di Giobbe (1823-1826) e la Divina Commedia 
(1825-1827). 

□Ebbe nei Profeti dell'Antico Testamento una delle sue maggiori fonti di ispirazione, anche se le 
sue convinzioni erano assai lontane dall’ortodossia delle Chiese cristiane. In particolare si 
confrontò a lungo e a fondo con il Libro di Giobbe. 

□In generale Blake è rimasto famoso per lesaltazione della facoltà delfimmaginazione, al punto 
che una sua frase «If thè doors of perception were cleansed, every thing would appear to man as it 
is, infinite» (W. Blake, The Marriage of Heaven and Hell ' 1790-1793) divenne uno slogan per tutti i 
movimenti artistici e culturali interessati a ciò che vi è oltre “le porte della percezione”. 





William Blake 


□Nel 1788 Blake iniziò a sperimentare l'incisione a 
rilievo, un metodo che avrebbe poi impiegato in 
numerosi suoi libri, dipinti e opuscoli, ma anche 
nella stampa delle sue poesie. La stampa miniata 
comporta la scrittura del testo della poesia su lastra 
di rame con pennini e pennelli intinti in sostanze 
resistenti all'acido. Le illustrazioni possono essere 
realizzate accanto alle parole, come ai tempi dei 
manoscritti miniati. Le lastre vengono poste in un 
bagno di acido per eliminare il rame non protetto 
dalla vernice e per lasciare il disegno in rilievo. 
Questo metodo dellacquaforte a rilievo è lopposto 
di quello tradizionale in cui il segno esposto 
all'acido viene scavato per ricevere l'inchiostro. 

□A dx. Miniatura da Songs of Innocence and 
Experience, 1794 (British Library) 
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William Blake, Newton , 1795 


□Blake ritrae qui Newton intento nel suo lavoro 
astratto di misurare e calcolare, chiuso ed 
estraneo rispetto alla realtà concreta e 
variopinta che lo circonda. Ad evidenziare 
questa estraneità, Blake rappresenta il volto 
con un solo occhio fisso sul disegno e il corpo 
seduto in modo che appaia separato dalla 
roccia che lo sostiene. 

□E’ chiara l’intenzione polemica di Blake nei 
confronti di una visione scientista e 
razionalizzante del mondo. 







William Blake 

A Negro hung alive by thè ribs to a gallows, 1796 


□Blake, convinto dell'uguaglianza non solo sessuale 
ma anche razziale degli esseri umani, fu avverso 
alla schiavitù. L'immagine a dx. è quella di 
un'illustrazione che Blake fece per il resoconto 
redatto da J.G. Stedman sulle atrocità commesse 
dagli schivisti contro i negri ribelli del Suriname. 

□Blake mantenne per tutta la vita un forte interesse 
per gli eventi sociali e politici. Furono inoltre 
celebri le sue prese di posizione contro gli aspetti 
restrittivi ed oppressivi delle libertà propri delle 
Chiese cristiane (cfr. Songs of Experience, 1794). 

□Tuttavia si mantenne fedele ad un tipo di fede che 
esaltava le gioie terrene, considerando allievi di 
Satana teologi e moralisti ossessionati dall'idea di 
peccato. 


















William Blake 


Red dragori, 1805 
Brooklin Museum, New York 



The number ofthe beast is 666 ,1805 
Rosenbach Museum, Philadelphia 









Caspar David Friedrich (1774-1840) 


□Dal 1790 fu allievo, all'università di Greifswald, di Johann Gottfried Quistorp da 
cui imparò ad ispirarsi a scene tratte dai paesaggi naturali. 

□ 1805: Friedrich vinse il 1 ° premio in un concorso a Weimar presieduto da 
Goethe, e ciò lo consacrò come artista riconosciuto. 

□ 1807: espose La Croce in montagna che fu il suo primo dipinto di successo. 

□ 1818: dipinse due opere che rimasero celebri: 

1. Il Viandante sul mare di nebbia 

2. Le bianche scogliere di Rilgen. 





Friedrich 


Croce in montagna , 1808 


Abbazia nel querceto , 1815 

Galerie Neue Meister, Dresda 


Alte Nationalgalerie, Berlino 
























Friedrich 


Viandante sul mare di nebbia 
Kunsthalle, Amburgo, 1818 

Le bianche scogliere di Riigen , 1818 
Museo Oskar Reinhart,Winterthur 




















Friedrich 


Uomo e donna contemplano la luna 
Alte Nationalgalerie Berlin 


Mare di ghiaccio (1823-24) 
Hamburger Kunsthalle 



















William Turner (1775-1851) 


□ Nel 1789 entrò alla Royal Academy of Arts il cui Presidente era Sir Joshua Reynolds. Dopo un 
solo anno di studi, un suo acquerello fu scelto per l'esposizione estiva dell'Accademia. Nel 1796 
espose il suo primo lavoro ad olio, Fishermen at Sea e da quel momento ogni anno, per tutto il 
resto della vita, espose le proprie opere all'Accademia. 

□ Turner viaggiò a lungo in Europa: nel 1802 fu a Parigi, dove studiò le opere esposte al Louvre di 
Parigi, e in Svizzera, dove eseguì i primi paesaggi alpini. Nel 1819 visitò Torino, Milano, Como, 
Verona, Venezia, Roma, Napoli e Paestum. A Roma ricevette la nomina a membro onorario 
dell'Accademia di San Luca con il patrocinio di Antonio Canova. Nel 1825 visitò i Paesi Bassi. Nel 
1828-1829 fu di nuovo in Italia (Firenze e Roma); nel 1841-1844 in Svizzera e in Tirolo e di nuovo 
in Italia. Durante questi soggiorni Turner ebbe un'attenzione privilegiata per il tema del 
paesaggio trattato dai grandi maestri della tradizione (Rembrandt, Tiziano, Poussin, e Lorrain). 

□ Considerato tra i maggiori interpreti del Sublime, Turner dedicò particolare attenzione al tema 
della luce intesa non come semplice riflesso sugli oggetti, ma come potenza autonoma in grado 
di dare e togliere consistenza alle forme rappresentate nei dipinti. Questo interesse pittorico e 
teorico per il fenomeno della luce è testimoniato soprattutto in molte opere posteriori al 1820; in 
particolare, nel dipinto ad olio Light and Colour (Goethe s Theory) del 1834. 





William Turner 


Fishermen at Sea , 1796 


The Slave Ship y 1840 

Tate Britain 


Museum of Fine Arts, Boston 











William Turner 


Norham Castle: sunrise, 1835-1840 


Snow Storm, 1842 

Tate Britain 


Tate Britain 















William Turner 


Light and Colour 



(Goethe s Theory), 1843 


Rain, steam and speed, 1844 

Tate Gallery 


National Gallery, Londra 










